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Premessa 

Il teatro, inteso come processo di formazione, si trova a metà strada tra l’intimità dell’individuo, le 
sue paure, i sogni, le emozioni, e la realtà sella vita reale. Questa sua posizione mediana permette 
che sia vissuto come luogo in cui è possibile giocare, fare esperienza della propria interiorità e della 
realtà esterna. (CFR. Gaetano Oliva, La funzione educativa del teatro, in "Scienze e Ricerche" n. 
21, 15 gennaio 2016, pp. 53-58). Lo spazio teatrale è definito da Eugenio Barba come un “luogo dei 
possibili”: ha la sua continuità e durata nella storia, perché produce non opere ma modi di operare; 
diviene il luogo della scoperta e della possibilità, lo spazio in cui fantasia e creatività possono 
esprimersi liberamente. Nella nostra società il teatro ha un senso che non è semplicemente quello di 
divertire il pubblico, ma quello di educarlo stimolandolo a ragionare sul mondo e sulle cose. Esso, 
ponendosi in questa prospettiva, acquista valore poiché “percorso”. Si realizza così l’incontro fra 
teatro e educazione: esso s’incontra con la pedagogia nel momento in cui pone al centro l’uomo e 
gli dà voce, recupera l’individuo e lo fa crescere in un percorso. Il teatro e l’educazione sono due 
realtà che possiedono finalità comuni: da un lato la pedagogia pone al centro il soggetto 
permettendogli di esprimersi, dall’altro il teatro persegue lo stesso obiettivo attraverso attività che 
stimolano lo sviluppo della creatività e della comunicazione. Il teatro, nel definirsi educativo, vuole 
recuperare la dimensione di rito di spazio per la ricerca della propria identità, affinché diventi 
occasione per la conquista di sé e per la costruzione di relazioni; si tratta di un percorso individuale 
in un lavoro di gruppo. L’educazione ha costantemente bisogno di arricchire i suoi metodi e le 
formule, ed è indiscusso ormai che l’arte drammatica, il teatro di per sé, costituisca un efficace 
mezzo d’educazione perché fa appello all’individuo intero, alla sua profondità e ai suoi valori.  Il 
teatro, dunque, può inserirsi in un progetto educativo di alfabetizzazione diretto al singolo e alla sua 
formazione. Le attività del teatro, per il fatto di avvalersi di una pluralità di forme espressive, 
impegnano integralmente l’individuo; esse si realizzano in un contesto che stimola una 
comunicazione intensa.  
L’Educazione alla Teatralità rappresenta una strategia didattica che avvicina gli alunni ai linguaggi 
della parola, del gesto, dell’immagine e del suono. Essa viene così ad apportare un reale contributo 
al mondo educativo non soltanto mettendo al suo servizio uno strumento innovativo delle tecniche 
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d’apprendimento, ma soprattutto introducendo una dimensione culturale e artistica nuova, tendente 
a rinnovare i contenuti. 
Gli enti educativi devono ritenere l’Educazione alla Teatralità, un modo d’espressione autonoma 
della crescita culturale del gruppo, il quale sarà più in grado di fare propri, criticamente, i valori e i 
contenuti culturali, sociali e politici che l’ente educativo gli propone. Il gruppo avrà così acquistato 
gli strumenti per analizzare e per scegliere quei contenuti di cui ha bisogno e la capacità di 
rifiutarne altri, motivandone l’inutilità. 
 

L'Educazione alla Teatralità  

L’Educazione alla Teatralità rivela una molteplicità di finalità e scopi per contribuire al benessere 
psico-fisico e sociale della persona; in particolare vuole aiutare ciascuno a realizzarsi come 
individuo e come soggetto sociale; vuole dare la possibilità ad ognuno di esprimere la propria 
specificità e diversità, in quanto portatore di un messaggio da comunicare mediante il corpo e la 
voce; vuole stimolare le capacità; vuole accompagnare verso una maggiore consapevolezza delle 
proprie relazioni interpersonali; vuole concedere spazio al processo di attribuzione dei significati, 
poiché accanto al fare non trascura la riflessione, che permette di acquisire coscienza di ciò che è 
stato compiuto. 
Nello sviluppo della consapevolezza del Sé e delle competenze relazionali, le arti espressive e i 
processi creativi svolgono un fattore determinante; la creatività, infatti, rafforza nel processo di 
crescita la sperimentazione del rapporto tra possibilità, opportunità, rapporto con sé con gli altri e 
con il mondo, sia da un punto di vista psicologico sia da un punto di vista emotivo. Le arti 
espressive, in tale contesto, diventano un vero e proprio mediatore, un luogo capace di creare 
occasioni per ricreare e modulare il rapporto con la realtà e con se stessi, cercando e sviluppando 
qualcosa di nuovo e di inedito. I linguaggi espressivi consentono alle persone che partecipano al 
laboratorio espressivo di potenziare le proprie risorse creative, permettendo di lasciare nel mondo in 
modo consapevole qualcosa di profondamente proprio, personale, artistico.  
Il prodotto delle proprie azioni creative diventa significativo, perché rappresenta lo sviluppo della 
propria consapevolezza culturale e sociale. 
L’Educazione alla Teatralità è una scienza interdisciplinare che sviluppa il proprio pensiero          
attraverso la compartecipazione tra le arti performative, espressive e letterarie da un lato e le scienze 
umane dell’altro (in particolare: pedagogia, psicologia, sociologia, filosofia, antropologia).  
Da un punto di vista psico-pedagogico l’Educazione alla Teatralità si pone la finalità sia di educare 
le persone tramite e attraverso le arti espressive, sia di educarle alle arti espressive sviluppando la 
creatività e l’espressività personale di ciascuno. 
Il termine teatralità fu utilizzato agli inizi del Novecento dal drammaturgo e regista teatrale russo 
Nikolaj Evreinov -  teatral’nost’ - il quale definì l'istinto alla teatralità come «un elemento centrale 
dell'esistenza dell'uomo, l’attiva istintuale inclinazione verso la trasformazione di sé, che è alla base 
dell’arte del teatro ma che forma una componente indispensabile nella vita umana» (Nikolaj     
Evreinov, Il teatro nella vita, Milano, Edizioni Alpes, 1929). La teatralità, all'interno della Scienze            
dell'Educazione alla Teatralità, viene indagata come una delle facoltà essenziale dell'uomo, un  
istinto antropologico e psicologico che risponde al bisogno dell'uomo di darsi forma e di formarsi 
nell'espressione e attraverso l'espressività dei propri linguaggi corporei (ovvero a partire dal corpo 
verso il mondo) (Cfr. Gaetano Oliva, L’Educazione alla Teatralità e il gioco drammatico, Arona, 
XY.IT Editore, 2010, p. 7). 
La teatralità, in questo senso, dilata la nozione di teatro e si pone come un'attitudine e una 
competenza “allargata” nella quale si possono considerare tutte le arti espressive e tutti i linguaggi 
artistici come possibili veicoli per lo sviluppo della Consapevolezza del Sé e della propria capacità 
relazionale e comunicativa. In questo senso l’Arte e le Arti sono concepite come veicoli per la 
Form-A-zione della persona ovvero l’azione espressiva della persona diventa un progetto e un 
processo di auto-pedagogia e di sviluppo del proprio agire creativo. 
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Le arti espressive, dunque, sono un efficace mezzo di educazione per il fatto che fanno appello     
all’individuo intero, alla sua profonda umanità, alla sua coscienza dei valori, alla sua più immediata 
e spontanea socialità (Gaetano Oliva, Educazione alla Teatralità e formazione, Milano, LED, 2005, 
p. 234). Innanzitutto le esperienze teatrali ed espressive hanno la capacità di coinvolgere l’intera 
personalità del soggetto dal punto di vista psicofisico e di apertura alla relazione con gli altri. Allo 
stesso tempo mettono in gioco con grande intensità le qualità e le risorse del vivere dell’uomo      
facendo ogni volta una precisa scelta di valori. Tutte queste dimensioni sono di diritto coinvolte in 
ogni processo educativo. Avere quindi uno strumento in grado di sollecitarle tutte in diversa misura, 
risulta essere una preziosa risorsa per le progettualità educative di diverso tipo. 
Ciò è anche evidente per quanto riguarda le finalità dell’educazione e delle esperienze teatrali, 
performative e artistiche; infatti, «la teatralità e l’educazione sono due realtà che possiedono finalità 
comuni: da un lato la pedagogia pone al centro il soggetto permettendogli di esprimersi, dall’altro il 
teatro persegue lo stesso obiettivo attraverso attività che stimolino lo sviluppo della creatività e la 
comunicazione» (Ibidem). La specificità delle arti espressive è pertanto tutta centrata sull’asse 
creativo e comunicazionale all’interno del quale la prassi della rappresentazione ha delle tecniche e 
una storia importanti, ciò segue le stesse finalità dell’azione educativa diventandone un eccezionale 
alleato. 
Parlare oggi del rapporto tra educazione e artisticità significa prendere in considerazione la totalità 
dei linguaggi espressivi in una logica multidisciplinare e interdisciplinare che superi le tradizionali 
separazioni settoriali. 
Una delle peculiarità dell’epoca contemporanea, infatti, è quella di essere caratterizzata dalla 
cosiddetta società dell’immagine. In questo scenario è possibile rilevare come i media visivi stiano 
permeando l’esistenza quotidiana tanto che il loro potere di definizione agisce sulla percezione sia 
personale sia sociale, influenzando e orientando i processi percettivi individuali e collettivi e 
fornendo modelli di sapere. 
Il fenomeno interessa anche il mondo educativo: sempre più spesso si riscontra nei soggetti in 
formazione un rapporto non sempre funzionale tra le potenzialità dei mezzi e dei linguaggi e la 
consapevolezza del loro utilizzo. 
Nell’Educazione alla Teatralità, che si pone come finalità quella di contribuire al benessere psico-
fisico e sociale della persona, i linguaggi simbolici artistici vengono concepiti come veicolo per la 
conoscenza di sé, strumenti di indagine del proprio vivere e modalità per dare senso al proprio agire 
nel mondo. In questo senso è possibile parlare di laboratorio di arti espressive: si tratta di 
un’esperienza possibile per tutti che porta a riflettere concretamente sulle molteplici e differenti 
possibilità comunicative della cultura contemporanea. Al centro del percorso vi è infatti un’attenta 
indagine sull’interazione e sull’integrazione dei linguaggi espressivi performativi centrati 
sull’azione, sul corpo e sulla presenza anche attraverso i linguaggi della arti visive, dell’immagine, 
dei media, del cinema. 
Il valore educativo di questo orientamento pedagogico è da attribuire al fatto che non ci si vuole 
limitare al dominio delle forme di uno stile comunicativo particolare, ma si vuole lavorare 
sull’apertura e sulla contaminazione tra le forme universali della creatività dell'uomo. 
 
L’arte come veicolo 

L’Educazione alla Teatralità, che trova il suo fondamento psico-pedagogico nel concetto dell’arte 
come veicolo definito da Grotowski, in quanto educazione alla creatività, rappresenta per chiunque 
una possibilità preziosa di affermazione della propria identità, sostenendo il valore delle arti 
espressive come veicolo per il superamento delle differenze e come vero elemento di integrazione. 
Attraverso l’arte, l’uomo si racconta, è protagonista della sua creazione. Essa lo mette in contatto 
con se stesso, ma, allo stesso tempo, lo pone in relazione con lo spazio in una dimensione 
temporale. 
L’Educazione alla Teatralità è veicolo di crescita, di sviluppo individuale, di autoaffermazione e di 
acquisizione di nuove potenzialità personali. 
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Nelle arti espressive, dove non ci sono modelli, ma ognuno è modello di se stesso, le identità di 
ogni persona entrano in rapporto attraverso una realtà narrante; l’azione, la parola e il gesto 
diventano strumenti di indagine del proprio vivere. 
L’arte performativa, così concepita, rappresenta un veicolo per la conoscenza di sé, per la 
manifestazione della propria creatività e l’arte come veicolo è una struttura performativa, dal 
momento che il suo fine risiede nell’atto stesso di fare. 
L’arte come veicolo “genera” l’idea di un attore-persona definito performer, vero e proprio uomo di 
azione, nel senso di danzatore, musicista, attore, uomo totale, che compie una performance, un atto 
di donazione della propria completa personalità. 
L’azione che egli compie dunque non ha un cliché, non è una precisa azione-data che si compie solo 
ed esclusivamente nella completezza e nella perfezione fisica, essa prende forma a seconda della 
personalità dell’Io che la compie, dal momento che è intima e soggettiva. 
 

L’estetica 

In tale ottica, il teatro si presenta come esercizio del bello, che permette di pensare la realtà in 
maniera diversa dal solito e ritrovare qualcosa di bello ovunque. Interpretare la realtà secondo la 
dimensione del bello permette di uscire dalla ripetitività dell’esperienza che inibisce ogni crescita e 
aiuta a comprendere la complessità del reale fatto di bello e di brutto. Il teatro dunque può essere 
considerato come educazione al bello, come acquisizione di uno strumento di giudizio nuovo, come 
possibilità importante di socializzazione, come strumento di cambiamento, come rappresentazione 
catartica che permette di pensare che ci sia del bello in ogni incontro umano, in ogni interazione, in 
ogni ambiente. 

 

Arte ed Educazione  

Nelle definizioni di “arte” e di “educazione” si parla di facoltà intellettuali (intelletto), fisiche 
(pratiche manuali) e morali (spirito). Il campo di azione di questi due mondi è l'uomo, accolto in 
tutta la sua complessità. 
Arte: abilità nell'operare e nel produrre; qualunque attività umana fondata sull'esperienza, su 
particolari attitudini, sull'ingegno personale. Il termine comprende sia le attività che richiedono una 
pratica prevalentemente manuale (arti meccaniche), sua quelle che esigono soprattutto 
l'applicazione dello spirito e dell'intelletto (arti liberali). 
Educare: sviluppare le facoltà intellettuali, fisiche e morali, specialmente dei giovani, secondo 
determinati principi. Dal latino ēducāre, intensivo di ēdūcĕre “trarre fuori, allevare”, composto di 
ex “fuori” e dūcĕre “trarre”.  
L’arte è profondamente educativa in quanto rappresenta la possibilità di esprimere concretamente 
ciò che difficilmente si riesce ad esprimere con le sole parole.  
L’educazione è profondamente artistica in quanto chi educa è invitato a liberarsi dagli schemi 
precostituiti per cercare sempre piste da percorrere, per adattarsi all’unicità di ogni soggetto che è 
chiamato ad educare. 
L’arte offre all’educazione gli strumenti per arrivare all’essenza delle persone attraverso percorsi 
che, partendo dai vissuti più remoti, permettono di vivere con maggiore consapevolezza il presente; 
l’educazione ricorda all’arte che suo compito non è tanto quello di imprigionare in sovrastrutture lo 
spirito creativo e artistico, ma quello di dare strumenti per distillare dall’uomo ciò che già possiede. 
Per meglio definire il rapporto tra arte ed educazione, si possono prendere in considerazione il 
concetto di “apprendimento” da utilizzare in contesti educativi. Nell'apprendimento e nei suoi 
processi, ogni nuovo elemento tende a collocarsi rispetto ad un quadro cognitivo proprio del 
soggetto. La teoria della dissonanza o discrepanza cognitiva sostiene che la dissonanza fra gli 
elementi già conosciuti e un nuovo elemento di conoscenza provochi disagio; cioè una sorta di 
fatica nel riscontrare un carattere di novità rispetto al quadro di conoscenze già acquisite ed anche 
rispetto ai modi di conoscere. L'identità personale nasce dall'assestamento emotivo e cognitivo 
originale: ognuno ha un quadro di conoscenze. Quotidianamente ciascuno entra in contatto con 
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piccole o grandi novità, che si adattano più o meno al quadro. Sono due i tipi di apprendimento che 
si possono individuare: uno è quello per livelli, l'altro per quadri. Nelle conoscenze che un 
individuo rappresenta per livelli, è più facile e più implicito che si prefiguri una strategia di tipo 
lineare, che è la più labile ed ha bisogno di un continuo ritorno alla fonte. Al contrario, in una in una 
conoscenza rappresentata per quadro, assume più coerenza una strategia di tipo costruttivo, in cui i 
diversi elementi vengono utilizzati per costruire un'immagine complessa. L'arte permette di 
procedere naturalmente verso una conoscenza per quadri; in questa seconda direzione le esperienze 
divengono occasioni per la persona di prendere coscienza dei quadri che compongono la sua vita.  
L'apprendimento, inoltre, ha come uno dei suoi motori fondamentali di sviluppo e crescita l'errore; 
accettando cioè la realtà attraverso la falsità. Dal mondo fantastico laboratoriale, attraverso la 
creazione di realtà che, pur irreali, permettono ai soggetti di operare come se esistessero realmente, 
strumentalizzando a tale scopo il linguaggio, i gesti, gli oggetti, si arriverà prima a delle ipotesi di 
realtà e successivamente, con l'osservazione e il confronto, alla realtà. 
Il laboratorio diviene perciò il luogo del possibile, dove vi è la possibilità di sperimentarsi e di 
riscoprirsi senza esporsi eccessivamente in quanto “nascosti” dietro alla protezione della produzione 
artistica. 
 
L’Arte come modello formativo 

L’insegnamento delle arti fornisce un importante modello anche per la gestione dei processi di 
apprendimento e degli interventi di formazione. In termini di strategie e pratiche educative, un 
processo di apprendimento basato sul modello artistico dovrebbe: 
1) valorizzare la pratica attiva e collaborativa dei discenti, orientando il processo verso una 
dinamica costruttivista. Tradotto in termini formativi, vorrebbe dire creare un ambiente, una 
comunità di apprendimento, in cui le persone possano praticare, esercitarsi, sperimentare, 
confrontarsi, apprendere in modo autonomo e cooperativo, supportati dal docente che assume le 
vesti di facilitatore delle relazioni. Per quanto riguarda la formazione manageriale, questa prima 
riflessione sottolinea l’importanza dell’integrazione degli interventi formativi nel quadro più 
articolato delle pratiche di management development, che valorizzano l’apprendimento sul posto di 
lavoro, l’action learning, l’apprendimento mediante esperienze concrete; 
2) rinforzare il lavoro per progetti; l’artista concentra l’attenzione e finalizza il proprio lavoro alla 
rappresentazione in forma artistica: lo studio e la pratica di particolari tecniche vengono finalizzate 
alla rappresentazione di un progetto creativo. Così nella formazione si potrebbero utilizzare 
maggiormente i progetti per mettere subito in pratica quanto si apprende, facilitandone il 
trasferimento al contesto lavorativo. Inoltre, il lavoro per progetti, avendo obiettivi, tempi e risorse 
espone l’individuo ad un metodo lavorativo, abituandolo alla cooperazione con gli altri; 
3) abituare il discente alla critica costruttiva; tradizionale e intrinseco nel processo artistico è il 
momento della critica, con cui si strutturano le osservazioni e le valutazioni della qualità del 
prodotto e del processo creativo. La critica, nel mondo dell’arte, non ha mai valenze strettamente 
personali e costituisce un momento fondamentale nell’apprendimento dell’artista. La revisione 
esterna del proprio lavoro incoraggia e motiva l’artista a migliorare la propria opera e a migliorarsi. 
In questo, il ruolo del docente non è tanto quello del valutatore, esperto della materia, quanto quello 
di coach o di mentore, in sostanza di un leader dell’osservazione, della critica, del feedback e del 
rinforzo. Nella formazione manageriale, l’adozione del modello artistico dell’apprendimento si può 
tradurre nella diffusione delle relazioni di mentoring e di coaching per lo sviluppo del pensiero 
critico e per il rinforzo e la validazione continua dei comportamenti organizzativi; 
4) l’artista, generalmente, durante la sua carriera tende a costruirsi un proprio repertorio di 
metodologie tecniche, che descrivono il proprio processo di maturazione artistica. Nella formazione 
manageriale sarebbe utile attivare e diffondere la pratica e la gestione di un portfolio e di un 
processfolio. Il portfolio aiuterebbe a recuperare i diversi interventi formativi realizzati nella propria 
carriera professionale, i lavori svolti, i progetti realizzati, le esperienze lavorative vissute; il 
processfolio servirebbe a descrivere le modalità, i processi con cui si sono realizzate le diverse 
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esperienze di management descritte nel portafoglio, i problemi e le soluzioni e le modalità con cui 
queste ultime sono state decise. 
Anche i formatori dovrebbero adottare e sviluppare una mentalità artistica per svolgere al meglio il 
proprio lavoro. Un formatore-artista concepisce l’apprendimento come: 
- un flusso reciproco, bidirezionale, tra docente e discente, in cui spetta al primo creare le migliori 
condizioni ambientali e relazionali per soddisfare le diversità degli stili di apprendimento del 
secondo; 
- una ricerca continua e appassionata di nuovi stimoli, materiali, modalità erogative per coinvolgere 
testa, cuore e mani delle persone; 
- un processo integrativo di aspetti cognitivi/quantitativi/scientifici con aspetti 
affettivi/qualitativi/artistici; 
- un insieme di attività di gioco, sperimentazione e pratica, che aiutano a scoprire nuove idee, a 
sviluppare creatività e divergenza di pensiero, che verificano le ipotesi fatte e rinforzano le scoperte 
realizzate; 
- un circolo virtuoso, in cui la percezione (guardare, osservare, analizzare e criticare) è seguita da 
un’attività di ricerca (domandare, far emergere, intraprendere), dalla produzione (definire gli 
obiettivi, progettare e realizzare gli interventi, erogare formazione) e, infine, dalla riflessione 
(valutazione, teorizzazione, connessione) per la ricerca della qualità. 
 
Le arti espressive funzionano come strumento di coinvolgimento formativo, come accattivante 
veicolo per la trasmissione di conoscenze o lo sviluppo di atteggiamenti e capacità. 
 
L’interdisciplinarità 

L’Educazione alla Teatralità è una di scienza che vede la compartecipazione al suo pensiero di 
discipline quali la pedagogia, la sociologia, le scienze umane, la psicologia e l’arte performativa in 
generale. 
La scientificità di questa disciplina ne permette un’applicabilità in tutti i contesti possibili e con 
qualsiasi individuo, dal momento che pone al centro del suo processo pedagogico l’uomo, in quanto 
tale e non in quanto necessariamente abile a fare qualcosa. 
Uno dei principi fondamentali della scienza dell’Educazione alla Teatralità è la costruzione 
dell’attore-persona; l’obiettivo principale è lo sviluppo della creatività e della fantasia attraverso un 
lavoro condotto, su basi scientifiche, dall’attore-soggetto su se stesso. 
La finalità ultima e irrinunciabile perseguita da questa scienza non è quella di trasformare l’uomo in 
attore-oggetto plasmandolo in vista della produzione di spettacoli confezionabili e vendibili sul 
mercato, ma quella di permettergli di valorizzare le sue qualità individuali rispettandone la 
personalità. 
Il prodotto finale assume un ruolo relativo rispetto al processo di formazione dell’individualità che 
vuole valorizzare le differenze e le particolarità di ciascuno. 
Fondamentale per l’affermazione della propria identità per lo sviluppo della fantasia e della 
creatività è la conservazione della propria espressività, che rappresenta il punto di partenza, 
l’elemento cardine per il confronto con l’altro. 
 

Le diversità 

Quando si ha a che fare con la diversità e soprattutto con la disabilità, viene da chiedersi che cosa 
renda l’uomo veramente uomo, che cosa lo faccia riconoscere ai suoi occhi e a quelli degli altri 
come essere unico e irripetibile. L’essere qualcosa di importante per qualcun altro, essere in 
rapporto con, avere una relazione con qualcuno, è sicuramente ciò che restituisce dignità alla 
persona, chiunque essa sia ma, ancora prima, l’essenza dell’uomo consiste nel percepire la propria 
individualità e identità. 
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Egli si deve percepire come protagonista indiscusso dei suoi gesti e delle sue azioni, come vero 
fautore delle scelte e dei cambiamenti, come un creatore e un modificatore della realtà e, 
soprattutto, come artista della sua stessa vita. 
L’Educazione alla Teatralità favorisce la consapevolezza del sé, attraverso un processo di presa di 
coscienza del proprio corpo e delle sue potenzialità espressive. 
Si può affermare che il corpo è una grande fabbrica di informazioni che l’Io coordina e modula. Si 
può dire che il corpo esiste in quanto l’Io lo fa esistere. L’Io esiste in quanto sintetizza e unifica 
l’attività corporea. 
E quando si è in presenza di un corpo “mancante” o “diversamente abile”? Dando per assodato il 
superamento della vecchia concezione fisiologica e psicologica che voleva intendere il corpo come 
struttura data, regolata da leggi sue proprie e l’Io come qualcosa di assolutamente indipendente dal 
corpo ma che entra in relazione “con” esso e lo utilizza per potersi esprimere, ci si rende 
immediatamente conto di come cadano da sé tutte quelle definizioni di corpo mancante o di deficit e 
disabilità. 
Per costruire la sua identità l’uomo deve poter agire, creare, definire, mettersi in discussione e, a sua 
volta, l’identità stessa ne orienta le scelte concrete. Egli deve quindi poter essere creativo. La 
creatività e la fantasia rappresentano quello spazio intermedio nel quale non esistono modelli, dove 
non esistono deficit o menomazioni: l’uomo in quanto uomo è creativo. 
 

Il laboratorio come strumento metodologico 

Il luogo “fisico e mentale”, didattico-pedagogico dove si può sviluppare l'esercizio del bello è il 
laboratorio. Aspetto fondamentale del laboratorio teatrale è la relazione personale tra i partecipanti; 
una relazione analoga dovrà esistere tra gli attori e gli spettatori del progetto creativo che conclude 
il laboratorio stesso. L’apertura all’altro, l’essere con è una caratteristica che appartiene 
profondamente all’uomo; si tratta di un’apertura che non è un semplice scambio di comunicazione, 
ma un’esperienza di partecipazione affettiva e di reciprocità. Il desiderio di incontrare l’altro deve 
essere però reale ed autentico: ciò implica che ciascuno accetti l’altro così com’è. 
Il laboratorio quindi è un’occasione per crescere, per imparare facendo, con la convinzione che 
l’aspetto più importante consiste nel processo e non nel prodotto: la performance (o progetto 
creativo) è solo la conclusione di un percorso formativo. L’attività teatrale stimola il bisogno di una 
conoscenza interpersonale che comporta una relazione in cui l’altro è riconosciuto nella sua dignità. 
Il laboratorio offre quindi l’occasione di capire che è possibile cambiare determinate situazioni e 
cambiare se stessi. 
Il laboratorio teatrale ha una forte valenza pedagogica ed offre un importante contributo nel 
processo educativo, poiché, nel percorso che ognuno compie su di sé, conduce ad imparare a “tirare 
fuori” ciò che “urla dentro”, a conoscere e controllare la propria energia, a convivere con ciò che in 
un primo momento si è represso o rimosso. Non bisogna dimenticare che l’essere dell’uomo 
dipende dalla qualità delle sue esperienze che caratterizzano il suo modo di relazionarsi o non 
relazionarsi, in breve il suo stile di vita. Il teatro, vissuto nella dimensione del laboratorio, permette 
di ampliare il campo di esperienza e di sperimentare situazioni di vita qualitativamente diverse da 
quelle abituali, che possono contribuire alla ridefinizione di sé, del mondo, degli altri. Fare teatro, in 
questo senso, significa allora rivedersi nel proprio passato: rivivere angosce, rivisitare certi 
comportamenti o situazioni, non per rimuoverle, ma per prendere coscienza di essere cresciuti e 
riconoscere le proprie positività. 
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La parola e il sé: raccontare, un bisogno dell'uomo 

Il racconto risponde a una necessità; dopo aver soddisfatto i bisogni primari, che permettono la pura 
sopravvivenza, l'uomo non può vivere senza entrare in comunicazione con l'altro, senza raccontare 
la sua storia, perché è un essere storico e sociale. Il linguaggio, il mito, la religione, il racconto 
esprimono, attraverso i simboli, l'umana esperienza, rendendola comprensibile e universale. 
Fin dall'infanzia il bambino entra in relazione con il contesto che lo circonda attraverso il 
linguaggio. La parola lo libera dall'esperienza percettiva immediata e gli permette di rappresentare 
il non visto, il passato e il futuro. Pensiero e linguaggio entrano in relazione dinamica; la 
comprensione e la produzione di racconti trasformano i processi di pensiero del bambino. 
Da diversi studi pedagogici si è dimostrato come il raccontare sia il mezzo con cui si costruisce la 
concezione del sé, delle proprie capacità e del mondo; al contempo è importante considerare come 
non si possa capire l'attività mentale se non si tiene conto del contesto culturale. 
Oltre a rispondere a un bisogno di relazione e di formazione, il raccontare può esercitare un'azione 
catartica: raccontare i propri sogni, le proprie esperienze infantili, i propri bisogni permette 
all'individuo non solo di liberarsi (di prendere consapevolezza dei propri impulsi, anche inconsci) 
ma anche di chiedere sostegno e appoggio a chi gli sta accanto. Possedere una storia da raccontare è 
quindi fondamentale per la definizione dell'identità personale. 
 
La scrittura creativa e la poeticità della scrittura 

Uno dei privilegi dell'essere umano è la sua capacità di essere creativo, che emerge nella prima 
infanzia e si mantiene poi in diverse maniere per tutta la vita; la capacità creativa può essere molto 
sviluppata o, al contrario, può essere un potenziale ancora ampiamente inesplorato. Tutti vorrebbero 
essere narratori della propria vita, ma a pochi sono state fornite le conoscenze utili per essere 
protagonisti della propria storia. Il laboratorio di scrittura creativa, una delle possibili forme 
laboratoriali dell'Educazione alla Teatralità, si struttura secondo una progressiva evoluzione della 
creatività dell'individuo a partire dal nucleo base di un testo scritto: la parola. 
Scrivere, nell'ambito del laboratorio creativo, significa rieducarsi ad assaporare la bellezza e la 
carica poetica, per poi dare una “forma” alle immagini e alle sensazioni che si sono create. Nell'atto 
dello scrivere vi è il coinvolgimento totale dell'individuo (corpo, anima, intelletto); il processo di 
scrittura è dunque di grande complessità e richiede un impegno di energia notevole per mettere in 
campo e coordinare tutte queste componenti.  
La scrittura poetica non mette in gioco una struttura narrativa precisa, né una costruzione rigida di 
pensiero, per mettendo dunque un suo andamento frammentato oppure accostamenti inconsueti che 
aprono spazi nuovi per l'immaginario. Tale modalità di scrittura lascia una grande libertà all'autore 
che viene a sovrapporti all'Io narrante che può quindi spaziare nella sua riflessione e creare 
immagini e sensazioni con pochi vincoli e limitazioni. 
Scrivere in forma poetica significa aprire i confini delle parole e dei loro significati, saperle vivere 
in una dimensione sensuale – legate cioè al nostro percepire attraverso i sensi – meno vincolati dal 
loro ordine semantico. Saper vivere e assaporare queste dimensioni improvvise e inaspettate che si 
creano tra le parole dà la possibilità di vedere il mondo e le situazioni da un angolatura particolare, 
minima ma decisamente poetica. 
Rieducarsi a una scrittura poetica significa appropriarsi di un pensiero positivo, fortemente 
sentimentale e sempre alla ricerca del bello, nell'ottica che siano proprio le sfumature lievi e 
impercettibili a rappresentare la bellezza di un evento, di uno spazio, di un incontro. 
 
Il movimento creativo 

Nell’ambito delle ricerche dell’Educazione alla Teatralità si sta definendo in termini rigorosamente 
scientifici il processo che porta allo sviluppo di un atto creativo. Il soggetto creativo è, infatti,       
attualmente al centro di un dibattito interdisciplinare: da una parte la creatività è al centro            
dell’interesse di psicologi e neuroscienziati che stanno cercando di individuare le caratteristiche 
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soggettive e i processi mentali che ne determinano lo sviluppo (Cfr. Mente & Cervello, I percorsi 

della creatività, n. 83, anno IX, novembre 2011), dall’altra diventa sempre più forte la riflessione su 
questi temi sia in ambito artistico ed espressivo, sia in ambito pedagogico.  
L’ “uomo creativo” è, in verità, una categoria del pensiero contemporaneo, che nasce solo a partire 
dalla seconda metà del Novecento. Nell’ambito teatrale, a cavallo tra Otto e Novecento, con il    
comparire dei registi-pedagoghi, si sviluppa il concetto di attore creativo e si comincia a parlare di 
attore come uomo che usa consapevolmente se stesso per esprimere, ma solo con l’apporto della   
rivoluzione culturale fondata dalla figura di Jerzy Grotowski negli anni ’60 e con lo sviluppo dei 
concetti di “arte come veicolo” e di “performer” si comincia a parlare di uomo creativo per natura e 
che utilizza l’arte, o meglio le arti e i linguaggi espressivi, come un veicolo per lavorare                
coscientemente su se stesso. 
Al di là della distinzione dei generi artistici, Grotowski ridefinisce l’idea di arte come ambito       
pratico di ricerca sull’essenza umana. La creatività, quindi, cessa di essere appannaggio dei soli    
artisti o del genio e diviene caratteristica della persona umana in quanto tale; la tesi è avvalorata   
anche dall’affermazione delle neuroscienze per la quale ogni persona ha un potenziale creativo da 
sviluppare. L’arte rappresenta una grande possibilità di sviluppo per tale potenziale. Proprio per 
questo, nell’ottica dell’Educazione alla Teatralità, l’attenzione è puntata sul soggetto creativo: il   
laboratorio teatrale diviene una metodica di lavoro che si fonda non solo sull’intenzione di           
trasmettere un sapere, ma, soprattutto, su quella di portare il soggetto a formarsi attraverso            
l’esperienza pratica e la scoperta che ne consegue. Attraverso gli stimoli sensoriali, attraverso        
l’agire, nel movimento, il soggetto sperimenta concretamente (impara facendo) e apprende o         
potenzia sia i fattori cognitivi sia i fattori conativi che modulano l’espressione della creatività.         
I primi si determinano nella la capacità di sviluppare risposte diverse e multiple a una stessa          
situazione-stimolo-domanda (il pensiero divergente) ovvero nella capacità di considerare un           
problema da punti di vista diversi (la flessibilità mentale); i secondi si determinano nello sviluppo di 
alcuni tratti della personalità quali l’apertura a nuove esperienze, nella disponibilità a rischiare, a 
correre il rischio di sbagliare, nell’attitudine al fascino per l’ignoto e alla costanza nel dubbio, nella 
capacità di resistere alle correnti dominanti del pensiero e nella motivazione, ossia nel piacere di       
dedicarsi all’attività creativa.  
L’etimologia della parola «creatività» è da ricercare nel termine “keré”, di origine indeuropea, che 
condivide con “crescere” la radice KAR. La creatività, dunque, se da una parte rimanda alla         
capacità di creare (in sanscrito KAR-TR è “colui che fa”, il creatore), dall’altra rimanda anche allo 
sviluppo e alla crescita. Essere creativi significa, dunque, anche saper crescere e la creatività e il suo 
sviluppo devono diventare elementi centrali in un qualsiasi percorso pedagogico. Infatti:           
«l’atteggiamento creativo risulta una modalità privilegiata per realizzare se stessi in quanto implica 
la fiducia nella possibilità di rinnovarsi, l’accettazione del proprio essere ritenuto in grado di             
progettare e realizzare prodotti e l’aspirazione a migliorarsi per soddisfare le proprie esigenze. Si 
può identificare la creatività umana come una dimensione dell’essere avente la continua possibilità 
di dar vita ad un cambiamento e come una spinta naturale che ognuno sente vero                          
l’autorealizzazione. L’atto creativo è provocato sempre dall’incontro tra uno stimolo proveniente 
dall’esterno ed un proprio stato di coscienza. Attraverso la creatività il soggetto fa fronte in modo 
personale alle sollecitazioni provenienti dall’ambiente e si adatta ad esso modificandolo secondo le 
sue necessità. La creatività presuppone un modo costruttivo di porsi di fronte alla realtà e la              
capacità di accogliere l’esperienza per poi rompere gli schemi intervenendo sulla realtà. Il senso di 
creare rimanda alla capacità produttiva, ad un’attività che genera dal nulla, ma anche ad                
un’elaborazione originale di elementi già esistenti, per conferirvi il carattere della novità e                  
dell’unicità; con la creatività vengono recuperate nella memoria le varie esperienze cumulate,           
combinate tra loro e utilizzate in modo coerente alla situazione.  
La creatività, come capacità di trasformare, costruire e produrre, si declina nell’atto creativo, ossia 
in un’azione a cui soggiace lo sviluppo di un determinato processo e uno specifico stato dell’essere. 
L’idea di creatività come atteggiamento proprio degli esseri umani nasce nel Novecento, in quanto a 



 10 

rigore la creazione può essere detta solo di Dio, come creazione dal nulla; il concetto trova nell’arte 
la sua resa concreta più esplicita: essa è ambito privilegiato dell’espressività, ovvero della             
trasposizione di un’interiorità in un’azione effettuale, della costruzione di qualcosa di nuovo, di un 
essere tratto non dalla natura ma dalla propria interiorità. La creatività rimanda, quindi, ad             
un’attività produttiva che, se non genera dal nulla, rielabora gli elementi già esistenti e gli stimoli 
proveniente dall’esterno componendoli in un’unicità nuova. L’atto creativo si delinea come             
un’azione che coinvolge la globalità dell’essere umano in tutte le sue sfere: nell’intenzionalità che 
dall’interno muove verso l’esterno agiscono sempre sia il corpo, sia l’intelletto, sia la sfera             
emozionale del soggetto.  
Nella teoria che descrive il processo creativo (Cfr. Gaetano Oliva, Educazione alla teatralità e     

formazione, cit., p. 229) è stata individuata la necessaria presenza di alcuni elementi, quali:             
l’esercizio fisico, la logica e la coerenza che ne determinano la struttura dettagliata, un ritmo o        
tempo-ritmo che governa l’azione sviluppandola nel tempo e nello spazio, un ricordo di vita che  
suscita una condizione emozionale precisa (si può notare come nel ricordo, nell’esercizio fisico e 
nella struttura logica siano coinvolti rispettivamente l’anima, il corpo e l’intelletto). 
Questo processo si concretizza nella realizzazione di una “forma” in cui gioca un ruolo                    
fondamentale la modalità improvvisa con cui vengono legati e strutturati insieme i diversi elementi: 
l’azione creativa non può che svolgersi nel tempo presente, nel qui e ora del contesto in cui il          
soggetto agisce. In questo senso viene garantita l’ “originalità” della creazione, intesa non              
esclusivamente come produzione di qualcosa che prima non esisteva, ma come ri-presentazione        
dell’unicità sempre nuova del soggetto. 
L’Educazione alla Teatralità spiega, così, il processo creativo in cui la totalità del soggetto viene 
coinvolta. Pur partendo dallo studio della pratica teatrale sulla quale la scienza stessa si fonda, si 
giunge alla definizione delle condizioni essenziali che presiedono a una qualsiasi creazione artistica: 
l’Educazione alla Teatralità sottrae la creazione a un processo puramente inconscio, legato           
esclusivamente alle qualità innate del soggetto, legandola anzi alla volontà e alla consapevolezza 
dell’agente. È in quest’ottica che l’arte viene definita come veicolo di formazione del soggetto. 
Parlare di azione creativa in ambito espressivo significa introdurre anche un altro concetto, quello di 
“movimento creativo”. La creatività che diventa azione – che è azione – è legata , in primo luogo, 
alla corporeità e al movimento. Il “movimento creativo” rappresenta lo sviluppo di continui atti 
creativi che si susseguono nel tempo e nello spazio e riconduce a un concetto antropologico        
semplice, ma fondamentale: la relazione tra l’essere umano e il movimento: l’uomo nel suo esistere 
si muove; l’immobilità gli è addirittura impossibile; il movimento è elemento specifico della vita ed 
ha un ruolo centrale nella relazione con se stessi e con gli altri. 
Come scrive Rudolf Laban, uno dei grandi studiosi dell’arte del movimento: «L’uomo si muove per 
soddisfare un bisogno. Attraverso il movimento tende a qualcosa che ha per lui un valore. È facile 
intuire lo scopo del movimento di un individuo se è rivolto ad un oggetto tangibile, ma esistono   
anche valori intangibili» (Rudolf Laban, L’arte del movimento, Macerata, Ephemeria Editrice, 
1999, p. 8). Il movimento non nasce solamente da un bisogno materiale o da un atto di volontà, ne 
si esaurisce nell’apparato locomotore dell’umano: esso è anche e-mozione. Proprio per questo, il 
“movimento creativo” nasce dal rapporto del soggetto col mondo della creazione attraverso le arti 
espressive e da un’analisi e ad ampio raggio dell’uomo e del suo esistere, che intreccia connessioni 
tra uomo e corporeità, tra corpo ed espressione, tra movimento-corpo e creatività. La disciplina si 
occupa, allora, del conoscere del corpo nella sua totalità e della preparazione di questo come      
strumento di espressione. È importante, infatti, non solamente diventare coscienti delle varie         
articolazioni della struttura umana e del loro uso nella creazione di schemi ritmici, gestuali e         
spaziali, ma anche dello stato d’animo e dell’atteggiamento interiore che si influenzano e                  
determinano in rapporto all’azione corporea. Scrive ancora Laban: «La sorprendente struttura del 
corpo umano con le sue incredibili possibilità d’azione rappresenta uno dei maggiori miracoli           
dell’esistenza. Ogni fase del movimento, ogni minimo trasferimento di peso, ogni singolo gesto di 
qualsiasi parte del corpo rivela un aspetto della nostra vita interiore. Ogni movimento ha origine da 
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una sollecitazione interna dei nervi, causata da un’impressione sensoriale immediata o da una         
complicata catena di impressioni sensoriali già esperite e fissate nella memoria. Questa                    
sollecitazione dà luogo a un volontario o involontario sforzo interiore o impulso al movimento» 
(Rudolf Laban, L’arte del movimento, cit. p. 25).  
La scienza dell’Educazione alla Teatralità, nello studio dell’atto creativo e della sua                              
concretizzazione nel “movimento creativo”, si configura come scienza umana che determina le sue 
prassi a partire da una precisa concezione dell’uomo e del suo esistere. In particolare essa si lega 
alla concezione delsartiana per cui l’uomo è unità indissolubile di tre elementi distinti – corpo,         
anima e intelletto –, interdipendenti tra loro e sempre in stretto rapporto di interazione.  
Interessante è, però, notare come, a prescindere da una determinata concezione filosofica, le teorie 
di questa scienza mostrino una loro indipendente efficacia: facendo partire la teorizzazione              
dall’azione fisica (dal movimento), l’Educazione alla Teatralità prende inevitabilmente in                  
considerazione e verifica i processi neurologici e fisiologici che governano la sfera corporea               
dell’umano. Peculiarità di questa scienza è, difatti, quella di aver raccolto le prassi teatrali dei registi 
pedagoghi della storia e, sistematizzando i loro assiomi, aver saputo trarre da esse un sapere            
universale. 
 
Teatralità e Immagine: arti visive, fotografia, video, cinema. 

La nuova modalità di fruizione dei media, incentrata sempre più sull’individualismo, ha inciso sui 
processi mentali delle nuove generazioni, e ha concorso a diversificare gli stili di apprendimento; si 
può affermare, infatti, che non solo gli stili di apprendimento si diversificano da persona a persona, 
ma la stessa persona può elaborare le conoscenze con diversi modelli cognitivi. La pluralità degli 
apprendimenti, dovuta all’uso da parte dei ragazzi delle nuove tecnologie, richiede al mondo             
educativo un atteggiamento educativo personalizzato e  personalizzate. 
L’educazione all’immagine e alle arti visive multimediali diventa essenziale all’interno della cultura 
della nostra società; l’esercitazione sul versante della ricezione e della produzione dei testi e              
l’alfabetizzazione sugli aspetti della comunicazione visiva e audiovisiva permettono, infatti, di         
fornire alle nuove generazioni gli strumenti comunicativi necessari per saper elaborare e trasmettere 
in maniera funzionale ma originale la propria produzione comunicativa nella società. 
Il rapporto tra l’educazione e i sistemi di comunicazione è uno dei tratti principali della cultura 
umana; il processo educativo è già di suo un atto relazionale e comunicativo tra soggetti, qualsiasi 
mutamento nella sfera comunicativa porta un mutamento nella pratica educativa e nei metodi di   
gestione delle nuove realtà. Le innovazioni tecnologiche hanno sempre portato a un rinnovamento 
anche nel ridefinire i concetti e le tematiche a cui si affida la pratica educativa. 
Apprendere significa acquisire nuove abilità, assimilare competenze e ampliare le proprie                   
possibilità comportamentali a seconda delle nuove scoperte. 
L’esperienza massmediale modifica il comportamento del soggetto, lo spinge a confrontarsi con 
mondi immaginari, lo avvicina a realtà sconosciute e lontane, e gli permette di apprenderne le           
caratteristiche. Acquisire informazioni però non porta necessariamente a incrementare e a              
consolidare la cultura personale: senza una rielaborazione personale critica e senza lo sviluppo di 
competenze sui linguaggi una pura fruizione può ridursi a un semplice accumulo di informazioni 
frammentarie che incidono negativamente sulla capacità di orientamento e di discernimento.         
Apprendere, infatti, non consiste nell’immagazzinare le informazioni in maniera sommatoria, ma 
nell’integrare e nel connettere le informazioni in arrivo con quelle possedute (Cfr. Pina Boggi     
Cavallo, in Agata Piromallo Gambardella, Luoghi dell’apparenza. Mass media e formazione del  

sapere, Unicopli, Milano, 1993). Lo sviluppo dell’apprendimento necessita del coinvolgimento    
attivo della persona e, in questo, è di fondamentale importanza il ruolo svolto dall’ambiente            
circostante, che deve essere a misura di discente e deve permettergli di muoversi in modo                
autonomo. Nell’apprendimento legato al fare, le informazioni vengono scoperte e immagazzinate 
grazie all’azione e questo processo include oltre ai contenuti anche abilità e competenze. Nel fare 
che porta al saper-fare il soggetto affronta un linguaggio non solo come fruitore ma anche come 
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produttore; questo doppio processo gli consente di creare e/o riutilizzare immagini e insieme di    
apprendere tecnologie, codici, strutture comunicative, processi e prodotti multimediali. 
Le attività, nel contesto del laboratorio espressivo, inoltre, permettono ai soggetti di lavorare anche 
in gruppo; l’apprendimento diventa anche una forma di socializzazione culturale, in quanto si      
impronta a modalità sociali di manipolazione di strumenti e tecnologie; il sapere viene costruito e 
realizzato attraverso l’attuazione di prodotti multimediali, dove i soggetti diventano protagonisti del 
proprio apprendimento e costruttori di significati e di comunicazioni in un’attività di cooperative 

learning svolte in collaborazione con altri soggetti. 
In un contesto di laboratorio multimediale l’apprendimento è di tipo costruttivista, il soggetto è     
direttamente coinvolto nel proprio sapere e diventa capace di connettere le nuove informazioni con 
il proprio bagaglio personale. 
All’interno di un progetto di Educazione alla Teatralità, l’introduzione e l’interazione tra codici e 
linguaggi visivi e audiovisivi e linguaggi performativi legati al corpo in presenza, permettono di 
sviluppare un luogo di apprendimento completo e globale in cui il soggetto può pare sviluppare un 
vocabolario comunicativo ricco e variegato in grado di rispondente alle nuove necessità e                     
possibilità, senza però trascurare l’acquisizione di competenze relazionali ed emozionali che             
passano necessariamente attraverso la consapevolezza dell’essere un corpo in vita in continua     
dialettica con il mondo. 
L’interattività dei linguaggi può essere una potenzialità educativa di grande rilievo nel momento in 
cui riesce a coniugare la multimedialità della comunicazione moderna (attraverso l’alfabetizzazione 
alla comprensione e alla produzione dei suoi codici) con la carnalità dell’esperienza comunicativa 
antropologica che fonda l’espressione e la relazione performativa (cfr. Pier Cesare Rivoltella,        

Media Education, modelli, esperienze, profilo disciplinare, Carocci, Roma, 2001, p. 21). 
 
I linguaggi artistici come pedagogia della creatività 

Educare vuol dire favorire l’accrescimento positivo della personalità del soggetto, aiutandolo a 
cogliere le proprie risorse positive, contribuendo a sciogliere e riconciliare i nodi problematici che 
può portare in sé, perché giunga a una umanità complessiva più serena e matura e quindi in grado di 
realizzare se stessa in relazione con gli altri e con l’ambiente in cui si trova. La creatività è una delle 
risorse più importanti per questo processo di maturazione proprio perché fa da ponte tra l’io 
interiore e l’io in relazione con gli altri. Educare pertanto vuol dire anche educare alla creatività, 
liberando la persona dagli eventuali blocchi e consentirle uno sviluppo continuo, rimuovendo cosi 
gli ostacoli sia culturali che psichici.  
 
Alla base dell’educazione alla creatività c’è la fiducia nella persona, vista come capace di assumere su di sé la 
responsabilità del proprio agire. All’individuo viene data la possibilità di affermare la propria individualità tramite il 
ricorso a una molteplicità di linguaggi (Gaetano Oliva, Educazione alla teatralità e formazione, cit., p.22). 
 
Il laboratorio di Educazione alla teatralità è in grado pertanto di condurre il soggetto in un percorso 
di crescita e di formazione anche della propria sfera immaginativa, attivando così quelle potenzialità 
originarie della persona. 
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